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Mario Brunello | Violoncello
Sonnabend
24. September 2005, 19.30 Uhr
Sonntag
25. September 2005, 11.00 Uhr
Festsaal des Kulturpalastes
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4Jean Sibelius war 1904
mit seiner Familie aufs Land
gezogen und lebte dort
inmitten der Wälder bis
ans Ende seiner Tage;
Blick in das Arbeitszimmer.
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Programm
Carl Nielsen (1865 – 1931)
Ouvertüre »Helios« op. 17
Robert Schumann (1810 – 1856)





Jean Sibelius (1865 – 1957)
Sinfonie Nr. 2 D-Dur op. 43
Allegretto
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Dirigentin
6 Vielversprechende Vertreterin der großen finnischen Dirigententradition
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Susanna Mälkki ist Gastdirigentin des OuluSymphony Orchestra, Künstlerische Direktorin
des Stavanger Symphony Orchestra und ab der Sai-
son 2006/07 Music Director beim Ensemble Inter-
contemporain Paris, ein Orchester, mit dem sie be-
reits mehrfach zusammengearbeitet hat. 
Sie hat zunächst Violoncello an der Sibelius-Aka-
demie, am Edsberg Institute of Music in Stockholm
und an der Royal Academy in London studiert. Sie
nahm an mehreren Meisterkursen teil, u.a. bei Yo
Yo Ma, Lynn Harrell, Steven Isserlis und Janos Star-
ker. Von 1995 bis 1998 war sie Solo-Cellistin beim
Göteborg Symphony Orchestra und gab Recitals als
Solistin und als Kammermusik-Partnerin in aller
Welt.
Ihre Dirigierausbildung begann Susanna Mälkki
1995 ebenfalls an der Sibelius-Akademie, wo sie
bei Jorma Panula, Eri Klas und Leif Segerstam stu-
dierte. Beim Conductors Workshop 1998 in New
York wurde sie erneut von Jorma Panula sowie von
Esa-Pekka Salonen unterrichtet. Wenig später di-
rigierte sie das Finnish Radio Symphony Orchestra
sowie zahlreiche andere Orchester Finnlands. Seit-
dem hat Susanna Mälkki verschiedene namhafte
Orchester in Europa und Japan dirigiert, darunter
die Münchner und Stuttgarter Philharmoniker, die
Deutsche Kammerphilharmonie Bremen, das WDR
Sinfonieorchester Köln, das Royal Stockholm Phil-
harmonic, Swedish Radio Symphony und Göteborg
Symphony Orchestra, das Oslo Philharmonic, Aar-
hus Symphony und Royal Flanders Philharmonic
Orchestra, das BBC Philharmonic und BBC Scottish
Symphony Orchestra sowie das Tokyo Philharmo-
nic und Tokyo Symphony Orchestra.
Wir begrüßen die Dirigentin erstmals am Pult der
Dresdner Philharmonie.
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D er Cellist Mario Brunel-lo studierte bei Adriano
Vendramelli und vervoll-
kommnete sich bei dem
bedeutenden italienischen
Cellisten und Dirigenten An-
tonio Janigro. 1986 gewann
er die Goldmedaille beim 8.
Internationalen Tschaikows-
ki-Wettbewerb in Moskau,
zugleich den Sonderpreis für





des. Dieser Erfolg war zu-
gleich Ausgangspunkt für
eine kometenhafte Karriere,
die den jungen Cellisten be-
reits in alle großen Städte
Europas, Japans und der
USA führte. Dort konzertierte er unter Leitung
namhafter Dirigenten wie z.B. Carlo Maria Giulini,
Seiji Ozawa, Wolfgang Sawallisch, Giuseppe Sino-
poli, Marek Janowski, Gianluigi Gelmetti, Myung
Whun Chung und Zubin Mehta.
Das Repertoire von Mario Brunello umfasst nicht
nur das für Cellisten recht begrenzte Konzertreper-
toire aus Klassik und Romantik, sondern er inter-
essiert sich ebenso für die so genannte Alte Mu-
sik, insbesondere die Aufführungspraxis des Barock,
wie auch für die zeitgenössische Musik. 
Neben seiner Tätigkeit als Solist ist Mario Brunel-
lo Mitglied verschiedener Kammermusikensembles.
So tritt er z.B. immer wieder mit den Pianisten
Massimo Somenzi und Andrea Lucchesini auf.
Auch hat er das Kammerorchester »Orchestra d’Ar-
chi Italiana« gegründet. In letzter Zeit hatte er
große Erfolge im Duo mit Frank Peter Zimmer-
mann.
8 Solist | Zum Programm




1580 – 1630) aus dem
17. Jahrhundert.
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Zum Programm
U nter den skandinavischen Komponisten über-ragen – neben Grieg natürlich – der Däne Carl
Nielsen und der Finne Jean Sibelius ihre Kollegen
bei weitem. Obwohl die Hauptschaffenszeit beider
eher im 20. Jahrhundert anzusiedeln ist, sind ihre
Wurzeln in der Schumann-Zeit zu finden. Susan-
na Mälkki, selbst Finnin und erstmals am Pult der
Dresdner Philharmonie, ist eine der wenigen in-
ternational hoch geschätzten Dirigentinnen. Sie
versucht, in ihrem Programm diese Klammer zu
schließen.
Carl Nielsen, gleichaltrig mit Jean Sibelius, ging in
seiner Musik spürbar auf Distanz zu einer unreflek-
tiert schwelgenden Romantik. In seiner »Helios«-
Ouvertüre – 1903 in Griechenland entstanden –
zeichnete er aber, sehnsüchtig den Blick auf das
Farbspiel des sonnendurchfluteten Himmels gerich-
tet, eine hochromantische Musik.
Das Violoncellokonzert von Robert Schumann
gehört ohne Zweifel sowohl zu den großen Wür-
fen des Komponisten als auch zu den herausragen-
den Konzertwerken der Weltliteratur. Naturgemäß
wird es recht oft aufgeführt. Doch sind bereits
knapp sieben Jahre vergangen, seit es bei uns er-
klungen ist (Januar 1998 mit dem Solocellisten der
Dresdner Philharmonie, Ulf Prelle). So freuen wir
uns denn auf den namhaften Solisten Mario Bru-
nello, 1986 Goldmedaillengewinner des Tschai-
kowski-Wettbewerbes, erstmals bei der Dresdner
Philharmonie zu Gast.
Jean Sibelius schrieb seine Zweite, längst die po-
pulärste unter seinen sieben Sinfonien, 1902 in der
eigenen Heimat, die uralten heimischen Gesänge
und Balladen im Ohr. So geriet ihm Unsagbares in
Tönen (»Für mich fängt Musik dort an, wo das
Wort aufhört.«), getrieben davon, Neues zu schaf-
fen und sich nicht allein mit romantischen
Sehnsüchten, dem »Reich des Ungeheuren und Un-
ermeßlichen«, zu begnügen.
9
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Carl Nielsen
geb. 9. 6. 1865
in Nørre Lyndelse
(bei Odense auf Fünen);



















Carl (August) Nielsen gehört zu einer Genera-tion von dänischen Künstlern, die später als
»große Generation« bezeichnet wurde. Zu ihr zähl-
ten Schriftsteller wie Johannes V. Jensen, Martin
Andersen Nexø und Jeppe Aakjaer, Persönlichkei-
ten, die – wie Nielsen – einen starken Bezug zur
alten ländlichen Kultur hatten. In Niels W. Gade
(1817 – 1890), namhafter Komponist Dänemarks
und seinerzeit bedeutender Förderer von Edvard
Grieg, fand Nielsen einen herausragenden Lehrer
am Konservatorium in Kopenhagen. Dieser hatte
dank eines königlichen Stipendiums einst das Glück
gehabt, einige Zeit in Leipzig, damals eine der be-
deutendsten Musikstädte Europas, zu leben. Dort
konnte er sehr bewusst die deutsche Romantik in
sich aufnehmen, seit er zusammen mit Mendels-
sohn und nach dessen Tod (1847) allein das Leip-
ziger Gewandhausorchester leiten durfte. Ebenso
wichtig aber war, dass Gade zu den Künstlern
gehörte, die aus dem vorhandenen Volksgut, den
altbekannten Liedern und Geschichten ihrer Hei-
mat, schöpfen wollten, es begierig in sich aufnah-
men und künstlerisch verarbeiteten. Diese Umge-
bung und solche Anregungen prägten den jungen
Carl Nielsen, formten ihn und bereiteten ihn vor, als
Komponist seiner Heimat einen nationalen Ton bei-
zusteuern. 
Nielsen war ein ungemein vielseitiger Komponist.
Neben sechs Sinfonien schrieb er Chorwerke, Kam-
mermusik und Lieder und sogar zwei Opern, die in
seiner Heimat einiges Aufsehen erregten. In
Deutschland (1890) hatte er Werke von Wagner und
Brahms kennen gelernt. Die beeindruckten ihn si-
cherlich, machten ihn aber keineswegs zu einem –
wie auch immer gearteten – Anhänger des einen
oder anderen Tonschöpfers. Nielsen wahrte immer
eine gewisse Unabhängigkeit. Anders als sein
gleichaltriger skandinavischer Zeitgenosse Jean Si-
belius, dessen introvertierte, eher grüblerische
Kunst die Weite der finnischen Landschaft zu spie-
geln scheint, war der Sinfoniker Nielsen ein extro-
10 Nielsen | Helios-Ouvertüre
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Foto des dänischen
Komponisten (1905)
vertierter, vitaler Musiker. Er ging schon frühzeitig
auf spürbare Distanz zu einer schwelgerisch-un-
reflektierten Romantik. Sorgsam vermied er jede
sentimentale Anwandlung, was ihm den Ruf ein-
brachte, in seiner Kunstausübung unterkühlt zu
erscheinen. Im Einfachen suchte er der exzessiv
wuchernden Harmonik seiner Zeit zu begegnen, ei-
nem ausufernden Subjektivismus, einer unkontrol-
lierten Gefühlswallung einen Widerpart zu bieten.  
11
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Aufführungsdauer:
ca. 12 Minuten
Nach der griechischen My-
thologie führte Helios mit
seinen feurigen Sonnenros-
sen (gewöhnlich vier) den
Sonnenwagen aus dem
Okeanos über den Himmel.
Nachts kehrte er im Son-
nenbecher zum Ausgangs-
punkt zurück. Sein Sohn
Phaeton kam bei der
Lenkung des Wagens um.
Wie sein finnisches Gegenstück hatte Nielsen es vor
allem in Deutschland schwer, sich durchzusetzen. Es
waren nicht zuletzt Adornos Bannflüche gegen al-
les, was nicht Schönberg oder Zwölftonmusik hieß,
die dem dänischen Tonschöpfer außerhalb seiner
Heimat wenig Erfolg schenkten. Letztendlich wur-
den dem Komponisten durch mangelnde interna-
tionale Aufmerksamkeit an seinem Werk die letz-
ten Jahre vergällt. Dies trug vermutlich auch zu
seiner tödlichen Herzerkrankung bei. Dabei hatte er
viel Großes geschaffen. So nach und nach wendet
sich die internationale Öffentlichkeit seinem Werk,
vor allem seinen Sinfonien, zu. Sein Flöten- und
auch sein Klarinettenkonzert gehören allerdings
längst zum solistischen Allgemeingut und finden
sich zunehmend mehr in den Programmen. 
Immer wieder hat sich der Komponist von außer-
musikalischen Inhalten anregen lassen, um sich
selbst – seinem eigenen Metier gemäß – musika-
lisch zu äußern. Einige Sinfonien z.B. haben Über-
schriften, die, Leitgedanken gleich, eine bestimm-
te Denkrichtung vorgeben sollen. Und dennoch
wollte der Komponist damit nicht im Sinne von
Franz Liszt oder gar Richard Strauss bestimmte Pro-
gramme umreißen und Inhalte ausmalen. Er woll-
te ausdrücklich keine Programmsinfonien schreiben,
sondern Aspekte des menschlichen Lebens in eige-
ner Weise deuten und Innenwelten aufzeigen, ohne
daraus eine nacherzählbare Geschichte zu machen.
Dies gilt auch für seine Konzertouvertüre Helios
op. 17, benannt nach dem jugendlich-strahlenden
Sonnengott der Griechen, Sohn der Titanen Hype-
rion und Theia.
Im Jahre 1903 hatte Nielsen die Möglichkeit, zu-
sammen mit seiner Frau Anne Marie, einer damals
bekannten Bildhauerin, sich studienhalber in Grie-
chenland aufzuhalten. Während seine Frau be-
rühmte griechische Skulpturen im Akropolis-
Museum kopierte, stand ihm im Athener Konserva-
torium, dem Odeion, ein Zimmer mit Klavier zur
persönlichen Verfügung. Hier konnte er ungestört
12 Nielsen | Helios-Ouvertüre
»Es ist mein Ideal, eine
Musik schreiben zu können,
die wie ein reines, scharfes
Schwert ist, schneidend





eigenen Worte lässt sich
schwerlich finden. Sie erin-
nern an Jean Sibelius, der
dessen 6. Sinfonie klares,
kaltes Frühlingswasser
nannte im Vergleich zu den
bunten Cocktails seiner
Kollegen.
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komponieren und neue Eindrücke verarbeiten. Er
berichtete aus dieser Zeit, wie sehr ihn die südliche
Sonne, ihr Licht und das Spiel der Farben, beein-
druckt hat und wie sich in ihm musikalische Gedan-
ken zu sammeln begannen, die gerade diese erle-
benswerten Momente wiedergeben sollten. Das
wurde zum Ansatz für seine »Sonnen«-Ouvertüre,
ein Werk, das solche Glücksmomente malt, Orches-
terfarben leuchten lässt und ein geradezu roman-
tisches Naturerlebnis in eine feste musikalische
Form gießt. Man glaubt gern, in diesem Werk auch
künstlerische Reflexionen des Sehnsuchtsgedankens
zu finden und den Ausdruck von dem Nichtgreif-
baren und ewig Unerreichbaren zu erleben. 
13
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Robert Schumann
Robert Schumann
in seinem 40. Lebensjahr Von der Persönlichkeit Robert Schumanns istallgemein weitaus weniger bekannt, als man
annehmen möchte, obwohl seine Sinfonien, vier an
der Zahl, beispielsweise durchaus in die gängigen
Konzertprogramme gehören und sehr beliebt sind.
Vor allem aber genießen seine Klaviersachen – wer
kennt nicht den »Lustigen Landmann« aus der Kla-
vierstunde – und seine zahlreichen Lieder hohes
Ansehen. Doch zahlreiche Lebensumstände Schu-
14 Schumann | Violoncellokonzert a-Moll
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geb. 8. 6. 1810
in Zwickau;
gest. 29. 7. 1856

























manns, seine Vielseitigkeit als Musikschriftsteller, als
Gründer und Redakteur der »Neuen Leipziger Zeit-
schrift für Musik« (1834), sein hoher geistiger und
künstlerischer Anspruch bleiben oftmals in ein ro-
mantisches Dunkel gehüllt, das gelegentlich nur –
leider auch manche verfälschte – Einblicke in den
Menschen selbst gewährt, in sein Denken und Han-
deln. All dies ist aber so sehr und so eng mit sei-
nem Schaffen verbunden, wie bei manch anderem
Komponisten auch. Schöpferisches Künstlertum ist
Ausdruck eigenen Lebens und Reflexion des Erleb-
ten. 
Ein Klaviervirtuose wollte er werden. Nach einem
beeindruckenden Auftritt Paganinis mühte er sich
mit Eifer, schaffte es aber nicht. Er setzte sich mit
den Werken Beethovens auseinander, lernte aus den
Kompositionen Schuberts, dessen Tod 1828 ihn tief
bewegt hatte. Literatur (Schlegel, E. T. A. Hoffmann,
Tieck, Jean Paul) war ihm wichtig, er fand in Ber-
lioz’ »Symphonie fantastique« und in deren Ver-
schmelzung der Künste einen eigenen Widerhall für
seine Idee einer »poetischen« Musik. Schumann
nahm die Anregung von einigen, sich in dieser Zeit
besonders herausgebildeten Phänomenen – Lyri-
sches Klavierstück, Tanz, Virtuosität und Literarisie-
rung – willig auf und schuf daraus einen individu-
alisierten Ton seiner Klavierstücke. Er wollte aber
einen »musikalischen Roman« entwickeln. Große
Pläne hatte der Künstler. Die poetische Klaviermu-
sik sollte zum Ausgangspunkt einer Poetisierung der
gesamten Musik führen. Diese wiederum sollte
seine Zeit, das Leben selbst beeinflussen. Kunst und
Leben sind nicht abgesonderte Bereiche, sondern
künstlerische Aktivität findet ihre Legitimation in
der Wirkung, die sie auf den Menschen nimmt. Die
Bedeutung eigenen Wollens und Handelns prägte
Person und Schaffensdrang Schumanns. Mit seinen
»Davidsbündlern«, einer Gruppe gleichgesinnter kri-
tischer Freunde, die ebenfalls das wohlgesittete,
aber geistig reglose Bürgertum in seiner engen Be-
schränkung ablehnten und die Scheinruhe eines
15
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genussreichen Alltagslebens anprangerten, wandte
er sich in Schrift und Komposition gegen die »Phi-
lister«. Und immer wieder musste der Mensch Schu-
mann bemerken, dass er Luftschlösser baute, seine
Ideen nicht zündeten. Trotz einiger Erfolge als
Komponist konnte er seine hehren Ziele nicht er-
reichen. 
Bis 1840 war Schumann als Klavierkom-
ponist kaum mehr als eine Leipzi-
ger Lokalgröße. Weitaus mehr
bekannt war er als Redak-
teur seiner Zeitung. 1840
heiratete er – nach lan-
gem Kampf mit deren
Vater – Clara Wieck








ben. Noch im Hoch-
zeitsjahr entstanden
viele wunderbare Lie-
der. Es wurde sein »Lie-
derjahr«. Ein sinfonisches
Jahr sollte folgen. 1841, in
kürzester Zeit, komponierte er
seine »Erste«, die »Frühlingssinfo-
nie«, obwohl er mit Orchesterwerken
bisher kaum Erfahrung gesammelt hatte,
auch als Dirigent noch unerfahren war und die Or-
chesterarbeit nicht kannte. Er überschätzte deshalb
die Fähigkeiten selbst des berühmten Leipziger
Gewandhausorchesters beträchtlich und suchte Rat
beim gleichaltrigen Mendelssohn.
Er schrieb während all dieser Jahre auch Kammer-
musikwerke (drei wunderschöne Streichquartette
op. 41, das herrliche Klavierquintett op. 44 und das
zauberhafte Klavierquartett op. 47), obwohl er
wusste, dass das Kammermusikspiel so ziemlich aus
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Mit den »Kinderszenen«
op. 15 hatte Schumann
sich bereits 1838 in der
kleinen, musikillustrativen
Form versucht.
der Mode gekommen war. Solche Werke wurden
öffentlich kaum gespielt. Beethoven und Haydn
waren für die wenigen überhaupt existierenden En-
sembles wichtiger. 
Ein Nervenzusammenbruch warf erste Schatten auf
das Leben des Komponisten. Schließlich führte
Schumanns Weg im Dezember 1844 nach Dresden.
Dort allerdings herrschte allenthalben der Einfluss
des konventionellen sächsischen Hofes. Und so ist
es nicht verwunderlich, dass Schumann sich dort
nicht mehr recht wohl fühlen konnte. Denn diese
Zeit war künstlerisch – gemessen am äußeren Er-
folg – recht glücklos. Trotz zunehmender Krankheit
– von depressiven Phasen geplagt – ließ er seine
schöpferischen Kräfte nicht erlahmen und arbeite-
te unverdrossen, liebäugelte sogar mit einem
Opernprojekt und komponierte »Genoveva«. Doch
dann kam er wieder auf sein ureigenes Metier, die
Klaviermusik und das Liedschaffen, zurück. Zur Zeit
der Revolution 1848/49 vollbrachte er in aller Stil-
le eine eigene kleine künstlerische Revolution, kom-
ponierte das »Album für die Jugend«, eine umfang-
reiche Sammlung einfacher, erlesener Klavierstücke
für Kinder, in der eine neuartige Form ausgebaut
werden konnte. Sie wurden stilbildend für künfti-
ge Komponisten. Doch das ahnte er nicht.
Trotz geringer Erfahrung als Dirigent nahm er 1850
freudig das Angebot an, in Düsseldorf einem recht
guten Orchester und einem großen Chor vorzuste-
hen. Neue Kräfte konnte er mobilisieren. Er schrieb
sein Cellokonzert (1850), die »Rheinische Sinfonie«
(Uraufführung 1851), die er als seine »Dritte« he-
rausbrachte, einige Ouvertüren, wandte sich erneut
der Kammermusik zu und begann, ältere Arbeiten,
an denen sein Herz hing, zu überarbeiten. Doch sei-
ne Kräfte reichten nicht. Er litt zusehends mehr an
schrecklichen Gehörhalluzinationen und an quälen-
der Schlaflosigkeit. Es kam im Februar 1854 zur Kri-
se. Er stürzte sich in den Rhein, wurde aufgefischt
und in die Nervenheilanstalt Endenich gebracht.
Zwei Jahre lang hatte er noch dort zu leben. Hoff-
nungslos war sein Zustand. So starb er fast unbe-
merkt. Aber was alles hat er uns hinterlassen! 
17




rung in originaler Fassung
übernahm erst 1867
David Popper in Breslau.
Mit Klavierbegleitung war
es bereits 1860, ebenfalls
schon nach Schumanns
Tod, am Leipziger Konser-
vatorium erklungen.
Heute gehört es zu den
großen Violoncellokon-
zerten der Weltliteratur






18 Schumann | Violoncellokonzert a-Moll
Clara machte sein Klavierwerk durch unermüdli-
chen Einsatz bekannt. Brahms, der noch so junge,
hoffnungsvolle Komponist und Pianist – kurz zu-
vor erst von Schumann geradezu auf einen Thron
gehoben –, wurde später maßgeblicher Förderer
Schumannscher Kompositionen. Andere folgten
alsbald. Heute gehören viele Werke Schumanns ins
feste Repertoire. Seine vier Sinfonien ganz beson-
ders.
Die Entstehung des Konzertes a-Moll für Violon-
cello und Orchester op.129 hängt eng mit Schu-
manns Berufung in das Amt des städtischen Mu-
sikdirektors in Düsseldorf zusammen. Es war
hoffnungsvoller Neubeginn in diesem Jahre 1850
und gab sichtlichen Anschub. Schumann hatte es
in schöpferischer Euphorie innerhalb von zwei Wo-
chen für seinen Solocellisten geschrieben und
nannte sein Werk »Konzertstück mit Orchesterbe-
gleitung«. Es wurde aber nicht aufgeführt, weil sich
dafür nun doch kein Cellist gefunden hatte und
nach weiteren Arbeiten an dem Werk immer noch
keiner finden wollte. Schumann hatte versucht, sei-
ne Erfahrungen bei der Komposition von Cellower-
ken innerhalb der Kammermusik zu erweitern und
nach damals noch ungewöhnlichen klanglichen
Ausdrucksmöglichkeiten gesucht. Neben Partien










rezitativischen Charakters finden sich kantable und
virtuose Elemente in bewundernswerter Synthese.
Die dreisätzige Anlage verschmilzt durch fließende
Übergänge und eine enge Substanzgemeinschaft
zur Einsätzigkeit. Immer neue Ausdrucksschattie-
rungen geben dem thematischen Material eine un-
geheuere Vielfalt. Das Soloinstrument darf sich ver-
gleichsweise frei entfalten, gleich einer »Phantasie«,




Nach drei Piano-Akkorden eröffnet das Soloinstru-
ment auf einem Streichklang-Teppich eine weit ge-
spannte, innig-wehmutsvolle Kantilene. Wie in dem
bereits etwas früher entstandenen Violinkonzert
von Mendelssohn gibt es kein Orchestervorspiel mit
einer Themenaufstellung, sondern es wird nachge-
reicht, und ein zweites Thema wird geboren. Da-
nach bleibt dem Soloinstrument das Feld weitge-
hend überlassen. Es zeigt sich heiter, virtuos, ernst,
kapriziös, es singt, klagt, begehrt auf und beruhigt
sich. Orchestereinschübe setzen dagegen. 
Direkt anschließend leitet das Violoncello klagend
zum Mittelsatz über.
Eine sehnsuchtsvolle Melodie hebt an. Splitter aus
dem l. Satz klingen auf, gemahnt an die Leiden, die
dort ihren Ausdruck fanden. Ein kurzer, leiden-
schaftlich verzweifelter Ausbruch folgt. Und schon
eilt das Cello allein dem Schlusssatz entgegen.
Lebensfrohe Zuversicht spricht aus diesem Rondo.
Weitaus mehr als anfangs wechseln sich Solist und
Orchester ab. Tänzerische Elemente treten hinzu,
gesangliche Episoden. Vitalität durchzieht den Satz.
Geradezu siegesgewiss jagt der Solist, begleitet von
Thementeilen im Orchester, dem Schluss zu.
19
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Jean Sibelius
geb. 8. 12. 1865













Lehrer für Musiktheorie in
Helsinki












D er Name von Jean Sibelius ist derzeit merk-würdigerweise weitaus bekannter als sein
Werk, obwohl einige Sinfonien immer wieder in
den Konzertprogrammen auftauchen und sein Vio-
linkonzert sogar zu den bedeutendsten Schöpfun-
gen dieser Gattung gehört. Vielfach jedoch weiß
man nur von seiner Tondichtung »Finlandia« und
kennt vielleicht die »Karelia«-Suite. Das mag etwas
verwundern, denn in seinem Werk ist vieles große
Musik, und man sollte sich wünschen, mehr von
Sibelius zu hören. 
Noch zu Beginn des 20. Jahrhunderts gehörte die-
ser Komponist zu den führenden Gestalten des in-
ternationalen Musiklebens. Auf mehreren Konzert-
reisen, so vor allem durch Nordamerika, wurde er
vielfach geehrt und erntete wahre Triumphe. Er
aber war und blieb ein bescheidener Mensch, viel-
leicht etwas in sich gekehrt, auf alle Fälle aber als
Künstler selbstkritisch bis zur Selbstaufgabe. Sein
Aufstieg wie sein gesamtes Leben waren einfach:
Ein Stipendium ermöglichte es ihm, in Berlin, dann
auch in Wien zu studieren. Er war sehr von Brahms
beeindruckt, noch mehr von Wagner. Und als er in
die Heimat zurückkehrte, wurde er zum musikali-
schen Herold der nationalen Freiheit und Unab-
hängigkeit. Seine Kunst entsprang der finnischen
Seele. Die nordischen Sagen nahmen in seiner Mu-
sik Form an, wurden Klang, den das ganze Volk
verstand. Er unterrichtete einige Jahre am Konser-
vatorium in Helsinki und erwarb sich einen guten
Ruf als Komponist. Nun konnte er ganz dem eige-
nen Schaffen leben. Da zog es ihn aufs Land, an
seinen Geburtsort (der heute Hämeenlinna heißt).
Dort schrieb er Werk auf Werk. Es war ihm ver-
gönnt, das Wiedererstehen eines finnischen Staa-
tes aus langer russischer Besetzung zu erleben;
dank seiner die finnischen Traditionen hochhalten-
den Kompositionen wurde er als einer der Freiheits-
helden des Landes betrachtet. Er erlebte neue Krie-
ge, neue Invasionen, endlich aber – als beinahe
legendäre Gestalt seiner Heimat – die wiederer-
20 Sibelius | 2. Sinfonie
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Portrait des Komponisten
aus dem Jahre 1902;
Zeichnung von Eero
Järnefelt, dem Bruder von
Sibelius’ Frau Aino
kämpfte Freiheit, den Frieden, die Ernte eines rei-
chen Lebenswerkes. Kurt Pahlen wusste zu berich-
ten, dass er über seinen Stil selbst »vielleicht das
klarste Urteil gesprochen« hat, denn »während an-
dere Komponisten oftmals komplizierte Säfte
brauten«, habe er seinen Hörern nichts anderes bie-
ten wollen als einen Trunk frischen Wassers.
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Mehr als 200 Jahre lang, von 1582 bis 1809, war
Finnland ein schwedisches Erzherzogtum, das
natürlich auch das kulturelle Erscheinungsbild be-
stimmt und stark verfestigt hat. Obwohl das Land
danach für reichlich 100 Jahre – bis 1918 – zu Russ-
land gehörte, begann die Entwicklung einer natio-
nalen Musikkultur eine wichtige Rolle zu spielen
und erreichte einen gewissen Höhepunkt in der
zweiten Hälfte des 19. Jahrhunderts. Ein aus Ham-
burg stammender Deutscher, Fredrik Pacius (1809
bis 1891), förderte zusammen mit dem Theorieleh-
rer von Sibelius, Martin Wegelius (1846 – 1906),
maßgeblich den Aufbau einer eigenen Musikkul-
tur in Finnland. Doch erst Robert Kajanus (1856 –
1933) konnte 1882 das Helsingfors Symfonieorkes-
ter als feste Einrichtung etablieren. 
Dies war die Situation, als Jean Sibelius damit be-
gann, seine ersten Kompositionen zu Papier zu
bringen. So wurde er einer der ersten, dem »die
›Weise‹ seines Landes aus dem Herzen in die Fe-
der« geflossen ist – wie es der ihm befreundete
Komponist und Pianist Ferrucio Busoni (1866 bis
1924) auszudrücken vermochte. Nicht nur durch
seinen Lehrer Wegelius wurde Sibelius für Belange
seines Vaterlandes sensibilisiert, sondern die be-
freundete Familie Järnefelt, aus der übrigens sei-
ne spätere Ehefrau Aino stammte, brachte ihn mit
der nationalen Bewegung gegen den lang anhal-
tenden russischen Herrschaftsanspruch in Berüh-
rung. Unter einem solchen Eindruck und nicht zu-
letzt als Russland seinen Zugriff auf Finnland
verstärkte, entstanden beispielsweise mit »Kullervo«
op. 7 (1892) – angeregt durch das finnische Natio-
nalepos »Kalevala« – und mehreren Bühnenmusi-
ken (1899) zu patriotischen Veranstaltungen Wer-
ke, die im Land voller Begeisterung aufgenommen
wurden. »Finlandia« op. 26, das sechste dieser Büh-
nenstücke, hatte als inoffizielle Nationalhymne be-
sonderen Anteil an der Bildung des finnischen
Selbstbewusstseins und begründete die Stellung des
Komponisten als nationale Integrationsfigur. 
Bereits 1898 hatte Sibelius in Breitkopf & Härtel
einen bedeutenden deutschen Verleger gefunden,
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Dame, Erkki Melartin, Carl
Nielsen (vordere Reihe)
der sich im ersten Jahrzehnt des neuen Jahrhun-
derts bemühte, den Komponisten in Europa be-
kannt zu machen. Auch sein Auftreten zusammen
mit Kajanus und dem Helsinki-Orchester bei ihrer
ersten Europatournee im Jahre 1900 war ein wich-
tiger Schritt zu internationaler Anerkennung. Und
so kam es, dass sein Name bald überall einen gu-
ten Ruf hatte und Einladungen ins Ausland sich zu
häufen begannen. Aber Reisen wurden für ihn mehr
Last als Lust. Er wusste genau, dass es wichtig war,
eigene Werke als Dirigent selbst vorzustellen und
musikalische Anregungen in anderen Ländern zu
gewinnen, um einer kulturellen Isolierung zu ent-
gehen. So übernahm er immer wieder Verpflichtun-
gen im Ausland. Am liebsten aber hielt er sich in
seinem eigenen Haus auf, das er seit 1904 bezo-
gen hatte, sein »Ainola«, umgeben von finnischer
Natur und Landschaft, nördlich von Helsinki auf
dem Lande gelegen. Nur dort konnte er wirklich ar-
beiten, wo er absolute Ruhe fand. Dort verbrachte
er – von wichtigen Konzertreisen abgesehen –
schließlich ein ruhiges, arbeitsreiches Leben. 
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Jean Sibelius hatte sich in
Järvenpää ein Landhaus
gebaut, nannte es »Ainola«
nach seiner Frau (Haus
von Aino), lebte dort seit
1904 und zog sich bei
jeder passenden
Gelegenheit dorthin
zurück, um in Natur und
Stille arbeiten zu können.
Auch durch diese zurückgezogene Lebensweise
kam er sicherlich in den Ruf, ein »verträumter Hin-
terwäldler von der finnischen Seenplatte« (Adorno)
zu sein. Und dennoch war er zu einem der letzten
großen Sinfoniker im alten, im spätromantischen
Geiste geworden, ein Komponist von imponieren-
dem Können und oftmals großartiger Eingebung.
Er war nicht nur seines Heimatlandes bedeutends-
ter Musiker, sondern der gesamten skandinavischen
Musik stärkster Vertreter (da er die im Allgemeinen
kleinen Formen des Norwegers Grieg weit übertraf,
wenn auch an Originalität nicht immer erreichte).
Die »Weise« seines Landes in seinem Werk zu ent-
decken, bedeutete keineswegs, sich bei der Suche
danach vordergründig auf Zitate von Volksliedme-
lodien zu beschränken. Sibelius reflektierte im Ge-
genteil die künstlerischen und politischen Strö-
mungen seiner Zeit, nationale und allgemein
europäisch-musikalische Richtungen der Spätro-
mantik, des Neoklassizismus und der aufkommen-
den Atonalität. Daraus entwickelte er eine eigen-
ständige Musiksprache. Und hier ist das finnische
24 Sibelius | 2. Sinfonie
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Moment nur mittelbar erkennbar, über rhythmische
Eigenheiten oder volksmusikähnliche Melodiean-
klänge.
Schließlich aber hörte seine Produktivität urplötz-
lich auf. Das war 1929. Der Komponist war 64 Jah-
re alt, kein Alter also für einen schöpferischen Men-
schen. Sibelius hat sich niemals so recht darüber
geäußert, weshalb er nicht mehr komponieren bzw.
nichts veröffentlichen wollte. So kann man sich nur
in Mutmaßungen ergehen. Und so ist auch viel
spekuliert worden. Die extreme Sensibilität seiner
Natur mag ebenso dazu beigetragen haben wie
eine stets wachsende Selbstkritik, die ihn sogar
dazu gebracht hat, die Partitur seiner 8. Sinfonie
zu verbrennen. Möglich auch, dass der ausgespro-
chene Romantiker sich stilistisch in der neuen Zeit
nicht mehr zurechtfinden konnte und nicht die
Kraft eines Richard Strauss hatte, dem einmal ge-
fundenen Stil bis ins hohe Alter treu zu bleiben.
Und doch hatte er – nach eigenem Zeugnis – ei-
niges geschrieben, aber nichts, »was ich mit ruhi-
gem Herzen der Öffentlichkeit hätte geben kön-
nen«. Eine jugendlich-geistige Vitalität hatte sich
jedenfalls noch der greise Sibelius bis ans Ende sei-
ner Tage – er wurde immerhin knapp 92 Jahre alt
– bewahren können. 
Trotz einer Vielzahl an Tonschöpfungen aus den
unterschiedlichsten Bereichen liegt Sibelius’ eigent-
liches Verdienst auf dem sinfonischen Sektor und
kulminierte in sieben Sinfonien, einem Violinkon-
zert und einigen Sinfonischen Dichtungen, vor al-
lem dem Spätwerk »Tapiola« (1926). 
Seine 1. Sinfonie komponierte Sibelius erst 1898/
1899, immerhin bereits Mitte dreißig, nach großen
Erfolgen mit einigen anderen Orchesterwerken, z.B.
den vier »Lemminkäinen-Legenden« op. 22 (1893
bis 1896). Die 7. Sinfonie, seine letzte, entstand
über den langen Zeitraum von sechs Jahren, zwi-
schen 1918 und 1924. In diesem Vierteljahrhun-
dert hat der Komponist naturgemäß mancherlei
ausprobiert und sich entwickelt, hat ältere Wege
verlassen und neue erkundet. Aus deutlichen ro-
mantischen Anfängen und einer schwelgerischen
25
Sibelius wollte nicht ein-
mal, dass seine Frau die
Arbeiten aus den letzten –
beinahe dreißig – Jahren
zur Kenntnis bekam.
»Nicht anrühren« war auf
seinen Notenstapeln zu
lesen. Er hat kurz vor
seinem Tode auch diese
Stapel vernichtet.
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Aufführungsdauer:
ca. 45 Minuten
Klang- und Farbenfülle kam er nach der Jahrhun-
dertwende zu einer eher klassizistisch geprägten
Phase und orientierte sich, ohne direkt zu kopie-
ren, am französischen Impressionismus. In den
Werken der Reife wird ein bewunderungswürdiges
Streben nach Konzentration spürbar, die Suche
nach dem klassischen Gleichgewicht der Form und
einer strengen Beherrschung der emotionalen Ele-
mente. Sibelius hat nicht »Schule« gemacht wie
manch anderer Zeitgenosse, weil seine Kunst rück-
sichtslos persönlich und sehr wenig im zeitgebun-
denen Stilbewusstsein verankert ist. Er wird eher als
eine einsame Gestalt der Spätromantik anzusehen
sein, ohne Einfluss auf die Musik der Gegenwart,
doch mit einer ungeheuren Wirkung seiner eige-
nen, individuell entwickelten Ausdrucksart und
-kraft auf die Zuhörerschaft. Das hat ihn über sei-
ne Landesgrenzen hinaus bekannt gemacht. Das
hat ihm eine über das begrenzende Nationale hi-
nausgehende Bedeutung verliehen.
Die 2. Sinfonie entstand 1901/02 und wurde am
8. März 1902 in Helsinki unter Leitung des Kom-
ponisten mit großem, geradezu überwältigendem
Erfolg uraufgeführt. Sie sollte später, bis in unse-
re Tage, als Sibelius’ populärste Sinfonie gerühmt
werden. In ihr scheint ein gewisser mythologischer
»Kalevala«-Nebel der 1890er Jahre aufgerissen und
die archaische Atmosphäre, welche noch in der ers-
ten Sinfonie geherrscht haben mag, verschwunden
zu sein. Dennoch bleibt dieses Werk noch ganz der
Tradition verhaftet und macht auch nicht den Ver-
such, sich einer spätromantischen Ausdruckssphä-
re zu entziehen. Der Reichtum der melodischen Er-
findung, die positive Grundstimmung mit dem
pastoralen Kopfsatz und dem überschwänglich
hymnischen Finaleschluss sind ebenso von unmit-
telbarer Wirkung wie die mitreißenden Rhythmen
und der emphatische Orchesterklang. Das Werk
zeigt mehr Helligkeit und mehr äußere Pracht als
die Erste und ist voller Leidenschaft und Hingabe,
eine musikalische Beschreibung beglückend emp-
fundener Natureindrücke. 





Tidemand (1814 – 1876)






Sinfonie Nr. 2 D-Dur
Zur Musik
Noch ganz der Tradition verpflichtet, entwickelte
der Komponist aus verschiedenartigen Themen ein
sich durchdringendes Gewebe von aufgespaltenen
Motivfloskeln und sich neu zusammensetzenden
Splittern. Nach einleitenden akkordisch gefassten
Schritten der Streicher erheben sich die Holzbläser
zu einem pastoral gefärbten, graziösen Thema, ge-
folgt von einer Streicherepisode, die ihrerseits
schließlich in ein Trillermotiv (mit abstürzender
Schlussquint) mündet. Aus diesem Material entste-
hen alle sorgsam gearbeiteten Details, Stimmungen
und Farben, harmonische Exkurse und rhythmische
Varianten. So werden die Themen variiert, phan-
tasievoll abgewandelt, verarbeitet und neu be-
leuchtet.
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In dunkle Regionen steigt der langsame Satz. Pau-
kenwirbel, geheimnisvolle Pizzicati der tiefen
Streicher, melancholisches Melos der beiden Fa-
gotte schaffen eine Atmosphäre tiefen seelischen
Schmerzes. Leidenschaftliche Ausbrüche wechseln
mit Episoden dumpfer Resignation. 
Von einer energischen Triolenfigur eröffnet, huscht
der scherzoartige Satz in wirbelnder Bewegung da-
hin, gleich einem Perpetuum mobile. Ehe das stark
kontrastierende, kurze Trio einsetzt, erstarrt plötz-
lich die Bewegung in Generalpausen und einzel-
nen Schlägen der Pauke. Die Oboe stimmt eine ru-
hevoll-innige Weise an. Nach Wiederholung beider
Teile gleitet der Satz über eine gewaltige Steige-
rung unmittelbar ins Finale.
Ein weit gesponnenes Hauptthema verleiht diesem
Schlusssatz hymnischen Charakter. Ein nahezu mo-
notones Seitenthema hingegen hat etwas von der
Melancholie der nordischen Landschaft. Die Durch-
führung bringt das Material zu einer dramatischen
Verdichtung, bestimmt aber die kraftvolle und
lebensvolle Grundhaltung des Satzes. Ein lang
gehaltener Orgelpunkt samt einem rollenden Osti-
nato führen zum glanzvollen, choralartigen hero-
isch-apotheotischen Schluss, der alles überwindet,
was jemals an Schmerz, Melancholie und Dunkel-
heit erinnert haben mag.









F INALE Allegro moderato,
3/2-Takt, D-Dur
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1. Sonder-
Kammerkonzert
Sonntag, 25. 9. 2005




Musik vom Barock bis zur Moderne
Werke von
Antonio Vivaldi | Johann Sebastian Bach | Igor Stra-
winsky | Ernst Hermann Meyer (zum 100. Geburtstag) |
Arcangelo Corelli | Georg Friedrich Händel
PHILHARMONISCHES KAMMERORCHESTER
DRESDEN











Joseph Haydn | Ferenc Farkas | Robert Volkmann
KAMMERORCHESTER DES FÖRDERVERE INS
DER DRESDNER PHILHARMONIE
Leitung | Wolfgang Hentrich
Solist
Victor Meister | Violoncello
Eintritt: 15 /ermäßigt 12 €
1. Kammerkonzert
Sonntag, 23.10. 2005
19.00 Uhr | D
Kronensaal im
Schloss Albrechtsberg
Bernhard Henrik Crussell (1775 – 1838)
Quartett für Klarinette, Violine, Viola und Violoncello
op. 2 Nr. 1
Anonymus
Polnische Renaissance-Musik für Akkordeon
Astor Piazzolla (1921 – 1992)
»Adios Nonino« und »Grande Tango«
für Violoncello und Akkordeon
Sofia Gubaidulina (geb.1931)
»In Croce« für Violoncello und Akkordeon
Johann Nepomuk Hummel (1778 – 1837)
Quartett Es-Dur für Klarinette, Violine, Viola und
Violoncello
Ausführende
Klaus Jopp | Klarinette
Annegret Teichmann | Violine
Beate Müller | Viola
Petra Willmann | Violoncello
Matthias Bräutigam | Violoncello
Birgit Erbe | Akkordeon




Sonnabend, 29. 10. 2005
19.30 Uhr | A1
Sonntag, 30. 10. 2005
19.30 Uhr | A2
Festsaal des
Kulturpalastes




Eine Alpensinfonie op. 64
Dirigent
Rafael Frühbeck de Burgos
3. Außerordentliches
Konzert
Sonnabend, 3. 12. 2005
19.30 Uhr | AK/J
Sonntag, 4. 12. 2005
11.00 Uhr | AK/V
Festsaal des
Kulturpalastes
Hector Berlioz (1803 – 1869)
L’ENFANCE DU CHRIST
(Des Heilands Kindheit) – Oratorium für Soli,
gemischten Chor, Knabenchor, Orgel und Orchester
op. 25
Dirigent
Rafael Frühbeck de Burgos
Solisten
Keith Lewis | Tenor (Erzähler)
Susanne Mentzer | Mezzosopran (Maria)
Gilles Cachemaille | Bariton (Joseph)
N.N. | Bariton (Herodes)
N.N. | Bass (Hausvater)
William Hite | Tenor (Centurio)
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E R H O B E N E S G E M Ü T U N D





































T »Höre ich den ersten Theil
einer guten Ouvertür«,
schwärmt Johann Matthe-
son im Jahre 1737, »so emp-
finde ich eine sonderbare Er-
hebung des Gemüths; bey
dem zweyten breiten sich die
Geister in aller Wollust aus; und
wenn ein ernsthafter Schluß er-
folget, ziehen sie sich wieder in
ihren gewöhnlichen ruhigen Sitz.«
Dass die Erregung nicht mit der
OUVERTÜRE enden soll, erklärt
Matthesons Gelehrtenkollege Jo-
hann Adolf Scheibe 1740 treffend.
Mit ihr sollen »alle Opern, Serenaten,
und endlich auch alle musikalischen
Zusammenkünfte« anheben, um »eine
Aufmerksamkeit zu erwecken« und
»Zuhörer« für das Kommende »zu er-
muntern und vorzubereiten«.
Wechselvoll ist die Kompositionsgeschich-
te der Ouvertüre – das sinnbildliche Öffnen
des Vorhangs indes ist ihre Aufgabe stets
geblieben. Seien es die frühen Fanfaren von
Monteverdis »L’Orfeo« (1607), der spätere
französische Typ Jean-Baptiste Lullys (begrün-
det mit »Serse«, 1660), auf den sich Mattheson
bezieht, oder die italienische barocke Sinfonia.
Auf dem Weg zur Klassik entwickelt sich die
Opernouvertüre gar zum Baustein des Musikdra-
mas. Stimmungen werden erstmals laut, Motive
exponiert, denken wir an die »Vorspiele« Wagners,
deren Substanz weit in die Handlung hineinreicht.
Seit dem frühen 19. Jahrhundert werden auch bürger-
liche Konzerte gern mit »Ouvertures à grand orchestre«
begonnen – eine Praxis, die Brahms oder Nielsen mit Wer-
ken nährten. So erheben denn auch Philharmoniker die
Gemüter gern mit Ouvertüren.
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10 – 19 Uhr
Sonnabend
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